


IBowHow KOHUepT Obi HanncaH Mosepom laizHom B 1766 r. o1HoBpemeHHo 

C ITepBbIMMU COHaTaAMYI VU KOHUepTaMy JIA KTaBecuHa VU opraHa. B opurnHare COJIbHbIe 

MapTUn HpeKHa3HaYaJIMcb [JIA CKPUMKM VU OpraHa, HO B HacTosilee BpeMA 3aKpenvslacb 

TpalMiMsa UCNOIHEHUA Ha CKpulke u dopremMaHo. HanucaHHblit B TpaqWvuMoHHoN 

TpexuacTHOli CTpyKType, KOHLepT COLep KUT I1pu3HaKU 6apouHOro «KOHYePTO rpocco», 

HO PakTMYeCKM MpescTaBideT cOOOM PaHHUM BapuaHT HOBOTO XKaHpa KOHIepTHOÙ 

cum@ouun. VnmuBuayanbHblii crib Tagua elle He OTKpuCTaJIM30BaJIica 31eCb 

TIOJIHOCTbIO; MaCTEPCTBO OCHOBATeJIA BEHCKOM KaCCMYeCKOU UIKOJIbI MPOABIAeTCA, 

mpexge BCero, B aHcaMoieBoM JIManore COMbHbIX MapTuii. Jy9T HanomuHaeT 

3aHATHY!0 Gecexly IIBYX paBHbIX CO6eceTJHMKOB, ITOXI]EpXUBaeMVIO COMIACHbIM «XOpoM 

CTyaTenei» CTpyHHOro OpKectTpa. 

KOHIIepT IIS CKpurIKM co3gaBarica Igxpapiom Inrapom B 1909-1910 rr., xorga 

BbIJaIOLIMUCAa aAHTIMMCKMM MacTep HaxoJWica Ha BepuimHe craBbi. IIpeMbepbi 

opaTopuu «CHoeudeHua TepoHmuyca» vu TepBoli CAM@oOHUH YTBEPAMIN ero TOOXKeHUe | 

I1epBOro KOMMO3MTOpa BpuTaHMu, BiepBble 3a 200 eT MOZHABIIETO Hal[MOHaJIbHy10 

My3bIKy Ha MMpOBONM ypoBeHb. B 1907 r. Dpuu Kpeiicnep Ha3Bar Inrapa «eeruvatiuum 

U3 HbIHe IJKUBYWUX Komno3zumopog&», TipupaBHMBasa ero K Bpamcy vu BeTxoBeHy, 

3HaMeHMTbI} CKpuIrlau BbICKa3aJ IOXKeraHMe, UTOObI KOMMO3MTOP HariMcali UTO- 

HUOYIb INVIA CKputTKK. BO3MOXKHO, 3TU CIOBA NONCTerHyIM BIOXHOBeHMUe Inrapa — 

B 1910 r. Kpevicnep TPuyM@arbHo MCIOMHMI MOCBAMIEHHbI} emy KOHIepT B JIOHTOHE 

(ImpwxnpoBar aBTop). B 1932 r. 9nrap NocienHui paz BbICTYIMI Meper myOmMKoN, 

UTOOBI IpoxMpwKMpoBaTb CKPMMMYHbIM KOHIJEprToM B McrToHeHmun HoHoro Meryam 

MeHyxuHa. 

CaM KOMMO3MTOp XOpouo Baer CKpMITKOÙM — UMeHHO C STOO MHCTpyMeHTa Haua- 

Jacb ero IIpodeccuoHaIbHas JeATEIbHOCTD (B JIOHOHE OH 6pari ypoKvi y A. Iommuepa, 

B TeyeHUe psazia eT Obl KOHLEpTMeMcTepOM JIHOG6NTENbCKOrO OpKecTpa B POJHOM 

Bycrepumpe). JIMuHbIM ONbIT U KoHcy1braumu Kpevicnepa MOMOrIM emy HanucaTb 

eljBa JM He CaMoe TpyJHOe KOHI]eprTHOe COuMHeHMe eBPOTIeMCKOU CKpunmuHoli 

My3bIKU XIX-XX BB. OlHako TexHMUecKue TpyIHOCTU UM BHEIIHNUM BUPTYO3HbIM 01eCK 

MeHee BCerO MHTepecoBaJim KOMIIO3UTOPa. OH CTpeMMJICA pacKpbiTb 0oraTeliume 

T@MO6poBbIe U IMOIMOHaJIbHbIe BO3MOKHOCTU MHCTPyMeHTA, FOJIOC KOTOPOrO BbIJeIAI- 

eTCA Ha POHE cBolicTBeHHol Irapy INIOTHOÙ, HacbIMjeHHO OpKecTpoBoli paKTypbl, 

He pacTBOpAACh Wake B CAMbIX MOIHbIX CUM®oHMvecKux tutti. MacuraGHaa cKpu- 

IMUHaa KaJeHIMA PUHAIbHOU YacTU (E IMHCTBEHHAaAA B KOHUepte!) CTAHOBUTCA BbIC- 

Ie TOUKOÙM My3bIKaJIbHOU A pamMatTyprun Bcero COUMHEHMA. 

JHOGNTENB TBOpYeCKUX 3araJion (eCIM BCIHOMHMUTb «IHU2ma-eapuauuuU»), 

Qrap, MOMMMO «O@UUMaNbHOro» IOCBAMEeHMA, HalMcal K KOHIepTy smMrpad 

Ha UCIaHCKOM A3bIKe — «Aqui esta encerrada el alma de...» («30ecb 3axnouena OYUIA ...» — 

IMTaTa “3 pomaHa ppaHnuy3cgoro mucatesa A. JlecaxKa). Io cux mop ncorenoBaTenn 

U Onvorpadsl He MOTyT paciM@poBaTb aypecata 3TOMO MOCIaHUA; BO BCAKOM cyryyae, 

9MOLMOHaJIbHO HacbilljeHHad My3bIKa KOHIepTa, KOHIeHTPUpyrollad B CeOe 3BYKOBVIO 

aypy 103Hero POMaHTM3Ma, JTOITYCKaeT CaMble pa3JMUHbIe TPAKTOBKM. 

Orap onmMpaeTca Ha TpaIMuMoHHyH TpexUacTHyHO POpMy KoHuepTa (06pa3110M 

emy CIywKMI KoHuepT I. Bpamca, Han6orpiiee BHYTpeHHee poJcTBO C KOTOPbIM 

oOHapykUBaeT MacTopaibHas MelyieHHaa YacTb). Ho TOT PakT, UTO OCHOBHaA Tema 

MeJJICEHHOU UacTU ABJIAeTCA MEJONMUECKMM BapuaHToMm TaBHoù Tembi Allegro, 

a B QuHare TeMbI BCeX UacTeli aKTUBHO yUacTBYIOT B pa3BUTMUM VU COGIMHAIOTCA 

B 3aKJIIOUMTEJIBHOU KaJIeHIIMU, TOBOPuT 0 CKpbITOÙ NporpaMmMe npon3BeeHUa. «OH Oo 

Hee03MOHHOCMU IMOUUOHAIIEH, Uepecuyp IMOUUOHAIIEH, HO A 110010 €20!» — OT3bIBAJICA 

O KOHIepTe aBTop. OH MeuTaJI, YTOObI TeMa MelieHHoli YacTU Oba BbITPaBUpoBaHa 

Ha ero MOTWIbHOM KaMHe. 



Bot yxe 6oulee cTa eT KOHIKepT drapa BXOJIMT B pellepTyap BeJIyIlMx cKpumtaueli 

Mupa. OgHako B Halle crpaHe OH Ob MpakKTMYeCKM HeU3BECTEH BINIOTb JO KOHIJa 

XX B. Mropb OùcTpax Cral MepBbiM COBETCKUM CKpuIIauoM, VCITOIHMBIIMM ero 

C OpKecTpom MockoBckoii durapMmoHn non yapaBeHMem BareHTuHa XKyxa. 

HapogHbi aprucr CCCP Mropb Onctpax pongmica B 1931 r. B Ogecce B CeMbe 

ONHOro M3 BermuaXinimx cxpuraueri XX Beka JaBuga Oticrpaxa. Mrpoù Ha cxpunke 

3aHMMaJICA y Bbijaoueroca megarora Ilerpa Cronapckoro u y cBoero OTA, Moy, 

PYKOBOACTBOM KoToporo B 1955 r. okoHUM MocKkoBcKyto KoHcepBaTopmo, a B 1958 

r. — acMpaHTypy. Ero nepBoe BbICTYIMIeHMe Ha cueHe cocrogrioci elle B 1947 r. — 

BMECTE C OTIJOM OH MCIIOJHMJ KOHUEepT IA DByx cxpuriox M.C. Baxa. B 1949 r. 

OH 3aBoeBari I mpemuio Ha MexKyHapoxHoMm KoHKypce BcemupHoro dpecTUBANTA 

MONOZEKU MV CTyJeHTOB B BygarelTe, Tpu roga cnycta cram MmobegamTenem 

MexayHapogHoro KoHKypca nm. I. BeHaBckoro B IIo3HaHm. 

Mropb OùcTpax racrpormmpoBal BO MHOrux crpaHax Mupa (BermKo6puTaHun, 

ABcTpmu, TepmMaHuu, paHumu, YexoctoBaguu, Jlanuu, berprun, CHIA, KaHage, 

SmnoHun u ABcTparmm), BbICTyMal cCoBMecTHO c JJ. Olicrpaxom, I. MeHyxuHbIM, 

II. Ka3aribcom, JI. KoraHom, B. CHIMBaKoBbIM, NTpar Hog yIIpaBHeHMeMm KpyIHeMMmx 

Impmwrxepos crorerua — I. dou KapasÒa, O. Kiemnepepa, 10. Opmanan, 

M. Capmpxenta, K.-M. Jbxynuuu, I. Monty, JI. Maazena, 3. Merpi, E. CReTiaHoBa, 

I. PoxgecTrBeHckoro, P. bapuaa. McnonHnTenpegxui crunp Mropa Oncrpaxa 

oTIMUaNTa 0esymapeuHaa TeXHMKa, COUeTaHMe pallMOHaJibHO-MHTE@JIJIEKTYaJIbHOTO 

Hayalla Cc rryOoKOM IpaMaTudecKoli BbIpa3/TeJIbHOCTbO. OH TARKe BbICTVITAJI 

KaK aJIbTUCT U IMPpwxep U, NOTOOHO CBO@MY OTIIY, GOVIbIIVIO YaCcTb KU3HM OTAJ 

TperioTaBaHMH — B MockoBckol KkoHcepBaTopun VU B KoporeBckoùi KoHcepBaTopun 

BpIoccea. 

B TeueHMe MHorux eT Uropb OMcrpax BbICTYIAJI c 3aMeuaTENbHOÎi 

MMaHUCTKOU, IpelcTraBuTerpHuuer morsi A. Onvepa Haranbeii 3epuanoBoli. 

BMecTe My3bIKaHTbI 3arIMcaJiM pa KAMepHbIX VI KOHUepTHbIX IMKJIOB, KOTOPbIe 

ITOJTYUMJIM BbICOKYIO OITEHKY COBETCKOÎÙ U 3Apy0©KHOÙ KPUTUKM. 

BaneHTMH )KyK (p. 1934) u3BecTeH ImmpoKoùi IyonmKe, Mpexge Bcero, Kak 

TaaHTIMBbIA CKpuray. OH POAWICA B CeMbe KOHepTMeticTepa opKecTpa BObllioro 

Teatpa I. )Kyka; okoHumI MocKkoBcKyHo KoHcepBaTopuio IO KJaCCy CKpuIIKV 

y mpodeccopa A. Amnonbckoro, acmmpaHzTypy - mo KIaccy JI. KoraHa. B 1955 r. 

BareHTUH )KyK Obi yTOcToeH I rpemun MexKyHapoxHoro KOHKypca BcemnpHoro 

ecTuBaslA MOJOLEKU VU CTyTeHToB B BapmaBe, B TarpHemeMm Cral JaypeaToM 

M@KYHapOJHbIX KOHKypcos um. IT... YarikoBckoro (1958), um. M. JoHr u XK. Tu6o 

(1960), um. IlaraHunn (1963). 

B 1968-1969 rr. B. Kyk 6buI KOHIepTMevcTepom l'ocopkecrpa CCCP. Paboty 

Io, yipaBleHvuem E. CBeTiaHoBa OH Ha3bIBaJI ONHUM U3 BaKH@lIMX YPOKOB 

*KU3HU. Iociexyionme 20 eT IIS My3bIKaHTa ObIIM CBA3AHbI C paboTOM B CUM- 

dpoHMuecKom opKectpe MockoBckoli dusapMOHMM, B KOTOPOM Y Hero CJIOKMJIMCb 

TeCHble IpyKeckue U TBOpuecKkue KOHTAKTHI c K. KoHnpamHbim. BareHTUuH )KyK 

BbICTYITaJI KAK KOHI]eprMelicTep, COMMCT U KAMEPHbIM MCITOJHMUTE®JIb; OpraH/30BaJ 

aHcaMonb cormeroB MockoBckoli DuapMoHUn, KOTOPbI CTAJI OTHMM 13 JVUNMX 

KaMepHbIX KOJIIEKTMBOB CCCP; HeoxHoKpaTHO IOsBJAJICA 3A ITVJIbTOM CBOeTO 

OpKecTpa I Kak cum@poHnuecKuii Impwrkep. C 1989 r. My3bIKaHT KMBeT U paooraeT 

B IoNaHamyu, re Tak Xe COUeTaeT KOHeprTMeXcTepcKyH, COJbHYHO U IMPMKep- 

CKVIO JJeATEJIbHOCTb B CUM@OHMYECKOM OpKecTpe HugepraHacKkoro pazmo. 

Bopuc Mykocet 



Joseph Haydn wrote his Double Concerto in 1766, simultaneously with the first 

sonatas and concerto for harpsichord and organ. The solo parts were originally 

intended for violin and organ, but the established current tradition is to play them 

on the violin and piano. The concerto written in the conventional three-movement 

structure contains signs of baroque concerto grosso, but actually is an early version 

of a new genre of concerto symphony. Here, we do not observe Haydn’s fully crystal- 

lised individual style. The mastery of the founder of the Viennese classical school is 

first of all manifested in an ensemble dialogue of two parts while neither of them is 

primary or secondary. The duet resembles an entertaining discourse of two equal 

interlocutors supported with a concordant “chorus of listeners” played by the strings. 

Edward Elgar created his Violin Concerto in 1909 and 1910 when the promi- 

nent English master already reached the summit of glory. The premieres of his 

oratorio Dream of Gerontius and Symphony No. 1 established his as Britain’s 

composer No. 1 who raised national music to the global level for the first time 

in two hundred years. In 1907, Fritz Kreisler said that Elgar was “the greatest 
of the living composers.” Equating him with Brahms and Beethoven, the famous 

violinist expressed a wish that the composer write something for the violin. 

Perhaps, those were the words that urged Elgar’s inspiration, and Kreisler tri- 

umphantly performed the concerto dedicated to him in 1910, in London, under 

the baton of the composer. In 1932, Elgar made his last public appearance 

to conduct the violin concerto performed by young Yehudi Menuhin. 

The composer was a capable violinist as well — his professional career 

began from this instrument (in particular, he took lessons Adolf Pollitzer and 

was a conductor in an amateur band in Worcestershire where he was born). 

His personal experience and Kreisler’s suggestions helped him write arguably 

the most difficult concerto in European violin music of the 19th and 20th cen- 

turies. However, the composer was least interested in technical difficulty and 

outward virtuosic lustre. He unveiled rich timbre and emotional capabilities 

of the instrument that voice of which stood out on the background of Elgar’s 

characteristic dense and saturated orchestral texture without dissolving even 

in the most powerful symphonic tutti. The large-scale violin cadenza of the 

final movement (the only one in the concerto!) becomes the acme of the musi- 

cal drama of the entire work. 

A man fond of creative mysteries (with reference to the Enigma Varia- 

tions), Elgar, apart from the “official” dedication, wrote an epigraph to the 

concerto in Spanish — “Aqui està encerrada el alma de .....” (“Herein is enshrined 
the soul of .....”), a quotation from a novel by French author Alain-René Lesage. 

Up to now, the researchers and biographers are not completely confident who 

the message was dedicated to. In any case, the emotionally loaded music of the 

concerto that accumulated the sonic aura of late romanticism allows very dif- 

ferent interpretations. 

Elgar is guided by the conventional three-movement format of concerto 

(johannes Brahms’s Concerto was taken for a model, Elgar’s pastoral slow 

movement being most inherently kindred to it). But the fact that the major 

theme of the slow movement is a melodic variant of the main theme Allegro, 

and the finale has themes of all three movements actively involved in the deve- 

lopment and uniting in the closing cadenza suggests that the piece has a con- 

cealed programme. 

“It’s good! Awfully emotional! Too emotional, but I love it,” the self-critical 
composer commented on the concerto. He dreamt to have the theme of the slow 

movement engraved on his tombstone. 



Elgar’s concerto has been a part of the world’s leading violinists for more 

than a hundred years now. However, it remained virtually unknown in Russia 

until the late 20th century. Igor Oistrakh was the first Soviet violinist to play it 

with the Moscow Philharmonic Orchestra conducted by Valentin Zhuk. 

The People’s Artist of the USSR Igor Oistrakh was born in Odessa in 1931 

and is the son of David Oistrakh, one of the greatest violinists of the 20th cen- 

tury. He studied violin under eminent teacher Pyotr Stoliarsky and his father, 

who also guided him through until the graduation from the conservatory 

in 1955 and during his post-graduate course until 1958. He made his first stage 

appearance in 1947 playing Bach’s Concerto for two violins with his father. In 

1949, he won the first prize of the International Competition of the World Fes- 

tival of Youth and Students in Budapest. Three years later, he won the Interna- 

tional Henryk Wieniawski Violin Competition in Poznan, Poland. 

Igor Oistrakh has toured around the world playing in the UK, Austria, Ger- 

many, France, the Czech Republic, Denmark, Belgium, the USA, Canada, Japan 

and Australia, performed with David Oistrakh, Yehudi Menuhin, Pablo Casals, 

Leonid Kogan and Vladimir Spivakov, and played under the baton of the leading 

conductors of the century such as Herbert von Karajan, Otto Klemperer, Eugene 

Ormandy, Malcolm Sargent, Carlo Maria Giulini, Georg Solti, Lorin Maazel, 

Zubin Mehta, Evgeny Svetlanov, Gennady Rozhdestvensky and Rudolf Barshai. 

Igor Oistrakh’s performing style is distinguished with impeccable technique, 

a combination of rational and intellectual element with highly dramatic expres- 

siveness. He also performed as a violist and conductor, and, like his father, has 

dedicated a big share of his life to teaching at the Moscow Conservatory and 

the Royal Conservatory in Brussels. 

| 

For many years, Igor Oistrakh performed with Natalia Zertsalova, 

a remarkable pianist who represented Yakov Flier’s school. The musicians 

jointly recorded a number of chamber and concerto cycles that were critically 

acclaimed in this country and overseas. 

Valentin Zhuk (born 1934) is well known first of all as a very talented vio- 

linist. He was born to a family of Isaac Zhuk, a concertmaster of the Bolshoi 

Theatre, graduated from the Moscow Conservatory where he studied violin 

under professor Abram Yampolsky, and finished his post-graduate course under 

Leonid Kogan. In 1955, Valentin Zhuk was awarded the first prize of the Inter- 

national Competition of the World Festival of Youth and Students in Warsaw, 

and subsequently successfully competed at the 1958 International Tchaikovsky 

Competition, the 1960 Long-Tibaud Competition and the 1963 Paganini Com- 

petition. 

In 1968 and 1969, Zhuk was a concertmaster of the USSR State Orches- 

tra. He said that his work under Evgeny Svetlanov was one of the most impor- 

tant lessons in life. The musician’s next twenty years were associated with 

the Moscow Philharmonic Orchestra led by his friend and artistic partner Kirill 

Kondrashin. Valentin Zhuk is known as a concertmaster, soloist and chamber 

performer, a founder of the ensemble of soloists of the Moscow Philharmonic 

Society that became one of the best Soviet chamber orchestras, has conducted 

his orchestra and appeared as a symphony conductor. Since 1989 the musician 

lives and works in the Netherlands where he combines his talents as a concert- 

master, solo performer and conductor in the Dutch Radio Symphony Orchestra. 

Boris Mukosey 



Le double concerto a été créé par Joseph Haydn en 1766, en meme temps que les 

premières sonates et les concertos pour clavecin et orgue. Initialement, les parties solo 

ont été prévues pour le violon et l’orgue, mais aujourd’hui la tradition veut que cette 

ceuvre soit interprétée par le violon et le piano. Ayant une structure traditionnelle 

en trois mouvements, ce concerto présente des traits d’un « concerto grosso » baroque, 

mais en réalité ce n’est rien d’autre que l’un des premiers exemples d’un genre nouveau, 

celui de symphonie concertante. Le style original de Haydn ne s’est pas encore cristal- 

lisé à ce moment-là ; la maîtrise artistique du fondateur de l’Ecole de Vienne apparaît 

avant tout a travers le dialogue des deux parties dont aucune n’est ni dominante, ni 

secondaire ; ce duo fait penser a une conversation passionnante de deux interlocuteurs 

égaux, encouragée par un « coeur de compagnons » représenté par l’orchestre a cordes. 

Le concerto pour violon a été créé par Edward Elgar entre 1909 et 1910, lorsque 

ce grand compositeur anglais était au sommet de la gloire. Les premieres exécu- 

tions de l’oratorio « Le Songe de Géronte » et de la Symphonie n° 1 ont confirmé son 

statut du premier compositeur britannique depuis 200 ans, qui a réussi a hisser 

la musique de son pays a l’échelle internationale. Fritz Kreisler a caractérisé Elgar 

comme « le plus grand des compositeurs contemporains » ; ayant placé au méme 

rang que Brahms et Beethoven, le célèbre violoniste a émis un voeu que le composi- 

teur doive créer quelque chose pour le violon. Probablement, ce sont ces paroles qui 

ont stimulé l’inspiration d’Elgar : en 1910, Kreisler a interprété avec brio à Londres 

le concerto qui lui a été dédié (c’est l’auteur en personne qui a dirigé l’orchestre 

ce jour-là). En 1932, Elgar s’est produit devant le public pour la dernière fois, 

en dirigeant le concerto pour violon interprété par Yehudi Menuhin. 

Le compositeur maitrisait lui-méme très bien le violon : sa carrière artistique 

a commencé par cet instrument (à Londres, il a pris des cours de violon auprès 

d’Adolf Pollitzer, pendant plusieurs années il a été chef de pupitre dans un orchestre 

non-professionnel de son Worcestershire natal). Son expérience personnelle ainsi 

que les conseils de Kreisler lui ont permis de créer une des ceuvres concertantes les 

plus complexes dans la musique européenne pour violon du XIX-XX siècle. Or, les 

difficultés techniques et la brillante virtuosité apparente n’étaient pas la priorité 

du compositeur : il fait découvrir la richesse du timbre et les capacités émotion- 

nelles de cet instrument dont la voix est mise en relief par l’intensité du matériel 

orchestral, traditionnel chez Elgar, cette voix résiste méme aux tutti symphoniques 

les plus puissants. La cadence volumineuse du violon dans le finale (l’unique dans 

le concerto !) est le point culminant de la dramaturgie musicale de l’oeuvre entière. 

Amateur d’énigmes artistiques (on pense aux « Variations Enigma »), à part 

la dédicace officielle, Elgar a accompagné le concerto d’un épigraphe en espagnol 

« Aqui esta encerrada el alma de... » (« Ici est contenue l’ame... »), qui est une citation 

d’un écrivain francais Alain-René Lesage). Jusqu’a ce jour les spécialistes de son 

ceuvre et les biographes n’arrivent pas à déchiffrer à qui a été adressé ce message ; 

dans tous les cas, la musique du concerto est riche en émotions, c’est une quin- 

tessence de l’aura de l’époque romantique ayant atteint la maturité, ce qui lasse 

imaginer toute sorte d’hypothèses. 

Elgar s’appuie sur la forme traditionnelle d’un concerto en trois mouvements 

(il s'inspire d’un concerto de J. Brahms, qui s’accorde surtout avec le mouvement 

pastoral médian). Or, le fait que le thème principal du mouvement lent soit une 

variation sur le thème principal d’Allegro, et que dans le finale les thèmes de tous 

les mouvements sont amplement utilisés dans le développement pour se réunir 

dans la cadence finale, laisse penser qu’il s’agit en réalité d’une ceuvre a pro- 

gramme bien dissimulé. « Il est terriblement émotionnel, excessivement émotionnel, 

mais je l’aime !» — disait à propos du concerto son auteur, assez critique envers lui- 

meme. I] révait que le theme du mouvement lent soit gravé sur sa pierre tombale. 

Voila plus de cent ans que le concerto d’Elgar fait partie du répertoire des plus 

grands violonistes du monde entier. Or, il était pratiquement inconnu en Russie jusqu’a 



la fin du XX siècle. Igor Oistrakh a été le premier violoniste soviétique a l’avoir exécuté 

avec l’Orchestre de la Philharmonie de Moscou sous la direction de Valentin Jouk. 

L’artiste du peuple de l’URSS Igor Oistrakh est né en 1931 a Odessa, dans 

la famille de l’un des plus grands violonistes du XX siècle David Oistrakh. Il 

a appris le violon auprès d’un professeur remarquable Piotr Stolyarski, ainsi qu’au- 

près de son père, sous la direction de ce dernier il a terminé ses études au Conser- 

vatoire de Moscou en 1955, puis y a fait un doctorat jusqu’en 1958. Sa première 

apparition sur scène a eu lieu encore en 1947, lorsqu’il a interprété avec son père un 

concerto pour deux violons de J.S. Bach. En 1949, il a obtenu le Premier prix du Fes- 

tival international de la jeunesse et des étudiants à Budapest, trois ans plus tard il 

a remporté le Concours international Wieniawski a Poznan. 

Igor Oistrakh a effectué des tournées a travers de nombreux pays du monde 

(Grande-Bretagne, Autriche, Allemagne, France, Tchécoslovaquie, Danemark, 

Belgique, Etats-Unis, Canada, Japon, Australie), s’est produit avec David Oistrakh, 

Yehudi Menuhin, Pablo Casals, Leonid Kogan, Vladimir Spivakov, a joué sous 

la direction des plus grands chefs d’orchestre du siècle : Herbert von Karajan, Otto 

Klemperer, Eugene Ormandy, Malcolm Sargent, Carlo Maria Giulini, Georg Solty, 

Lorin Maazel, Zubin Mehta, Evgeny Svetlanov, Guennadi Rojdestvenski, Rudolf 

Barchai. Le style d’interprétation d’Igor Oistrakh se distinguait par sa perfection 

technique, l’alliance entre la raison, l’intellect et l’expressivité dramatique. Il 

se produisait également comme altiste et chef d’orchestre ; tout comme son père, il 

a consacré une grande partie de sa vie a l’enseignement, au Conservatoire de Mos- 

cou et au Conservatoire royal de Bruxelles. 

Pendant de nombreuses années Igor Oistrakh s’est produit avec une grande 

pianiste représentant l’école de Jakov Flier, Natalia Zertsalova. Ensemble, les musi- 

ciens ont enregistré une série de cycles de chambre et de concertos qui ont été très 

appréciés tant par la critique soviétique qu’étrangère. 

Valentin Jouk (né en 1934) est connu du grand public avant tout comme un 

violoniste remarquable. Il est né dans la famille d’un chef de pupitre de l’Orchestre 

du Théatre Bolchoi, Isaac Jouk ; il a fait les études de violon au Conservatoire 

de Moscou dans la classe du professeur Abram Yampolski, puis a fait un docto- 

rat sous la direction de Leonid Kogan. En 1955, Valentin Jouk a eu le Premier prix 

du Festival international de la jeunesse et des étudiants à Varsovie, puis il a été 

lauréat du Concours international Tchaikovski (1958), du Concours international 

Marguerite-Long-Jacques-Thibaud (1960), du Concours Paganini (1963). 

En 1968-1969, Valentin Jouk a été le chef de pupitre de l’Orchestre d’Etat 

de l’URSS, il considérait son travail sous la direction d’Evgeny Svetlanov comme 

étant une des principales lecons de sa vie. Le musicien a passe les 20 années sui- 
vantes a l’Orchestre philharmonique de Moscou, où il s’est lié d’amitié avec Kirill 

Kondrachine avec qui ils ont beaucoup travaillé ensemble. Valentin Jouk se produi- 

sait en tant que chef de pupitre, soliste, interprète de la musique de chambre ; il 

a créé l’ensemble de solistes de la Philharmonie de Moscou qui est devenu l’un des 

meilleurs collectifs de chambre en URSS ; en outre, il dirigeait souvent son orchestre, 

se produisait en tant que chef d’orchestre symphonique. Depuis 1989, le musicien vit 

et travaille aux Pays-Bas, où il exerce l’activité de chef de pupitre, de soliste et de chef 

d’orchestre a l’Orchestre philharmonique de la Radio des Pays-Bas. 

Boris Moukossei 



dxBapya Irap 
KOHIHEepT JIA CKpMIIKV C OPKeECTPOM CM MNUHOP, cou. 61 

Re a ee ee dala 17.43 
FERME RR er rae ee eee ne 11.51 
Si E O gs a a ee eae oe ae I LI © lk 18.15 

Nosed Taian 
KoHuepT Aid CKpunku, (opTelMaHo MU crpyHHoro opKectpa Pa maxop, Hob. XVIII: 6 
a ee ee ee ee er ee ere 6.54 
A a eA DT a a lin a oe te ee e 10.24 
ee See ee ee Sewn te Cee ee et ot ee eee 3.59 

Bpema 3By4aHus: 68.27 

Mropb Oticrpax, cqpunka (1-6) 
Harama 3epuaroBa, popmenuano (4-6) 

AKazemudecKuii cumpoHndecxuii opgectp MockoBckoi puapmoHmu (1-3) 
AHCaMOJIb CONMCTOB aKaJleMMUecKOro CAMMOHMYECKOLO OpKecTpa 
MocxoBcKoii purapMmoHun (4-6) 
Hmpwxep — BayleHTUH XKyK (1-6) 

3ByKopeKxccep — 3. IaxHa3apaH 
3anmen: 1984 (1-3), 1985 (4-6) rr. 

PeraxTop — E. PacreraeBa 

PemacrepuHr — E. BapbixuHa 
IHm3anH — T. KyKoB 

IlepeBox;: H. Ky3Heuo8B (anrv.), H. PPIHIMHA (@paHu,.) 
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Edward Elgar 
Concerto pour violon et orchestre en si mineur, op. 61 
MR ee lele elia è E 17.43 
die MIC ATA: lenti 11.51 
5 MIAO TO ek kk ee ees 18.15 

Joseph Haydn 
Concerto pour violon, piano et orchestre a cordes en fa majeur, Hob. XVIII: 6 
4.1. Allegro node ee A a a I vere ew eee ee eee 6.54 
STL Largo a II oo o e vee ee eee wn 10.24 

6. I. Allegro. . ... .. I ct ee ,, | td ec oe SE 3.19 

Durée totale : 68.27 

Igor Oistrakh, violon (1-6) 
Natalia Zertsalova, piano (4—6) 
Orchestre philharmonique de Moscou (1-3) 
Ensemble de solistes de l’Orchestre philharmonique de Moscou (4-6) 
Chef d’orchestre — Valentin Jouk (1-6) 

Ingénieur du son - E. Chakhnazaryan 
Enregistrements effectués en 1984 (1-3) et en 1985 (4-6). 

Rédactrice — E. Rastegaeva 
Remastering — E. Barykina 
Design — G. Joukov 
Traduction : N. Kouznetsov (ang.), N. Ryndina (fr.) 
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